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de disset àmbits, les obres mai 
estan cara a cara ni et queden a 
l’esquena, buscant una dimensió 
visual especial. El muntatge 
ha sigut complex, reorganitzar, 
reorganitzar... són obres fetes en 
relació a aquest espai».
Dibuixa una línia i segueix-la
«És una exposició diguem-
ne institucional, fora del circuit 
comercial de les galeries. Tens 
la mateixa llibertat creativa, 
ja que amb les galeries també 
selecciones obra teva que ja has 
fet. Aquí es pot entendre molt més 
bé el meu treball, sobretot per 
les magnituds dels espais i per 
la producció; aquesta exposició 
Joaquim Chancho: una nova progressió
finestra a l’actualitat
“Dibuixa una línia i segueix-la”. Un any 
després de les tres exposicions que el 
portaren a exposar simultàniament al 
Museu d’Art Modern de Tarragona, el 
Museu de Valls i l CERAP de Riudoms, 
Chancho retorna al Tecla Sala on l’any 
2005 li dedicaren una extensa i acurada 
retrospectiva on es repassava trenta 
anys de carrera artística –“Joaquim 
Chancho. Prospectiva 1973-2003”– i hi 
retorna presentant obra inèdita sobre 
paper. Ell mateix us condueix a través 
de l’exposició i us explica en què 
consisteix aquesta nova progressió en 
la seva trajectòria: 
«Aquesta exposició ensenya el 
procés de quatre anys de treball. Vaig 
rebre la proposta de fer una exposició 
d’obra sobre paper en aquest espai, fa 
quatre anys. Tenia moltes possibilitats: 
recollir dibuixos que tenia a l’estudi de 
feia molt de temps, demanar obra a 
col·leccionistes, fer una retrospectiva 
diferent... però vaig decidir començar 
de nou. I ho vaig fer pensant en 
aquest espai, quasi mil metres 
quadrats, i treballar pensant en la seva 
arquitectura i la seva complexitat. 
El resultat és un recorregut a través 
esborrar. Personal, coherent... un 
artista d’expressius silencis amb qui 
conversar-hi és senzillament un plaer; 
en aquesta ocasió al Centre d’Art Tecla 
Sala de l’Hospitalet de Llobregat, espai 
vastíssim –una fàbrica modernista 
reconvertida en equipament cultural 
que inclou auditori i biblioteca– on 
presenta la seva nova exposició 
Sempre és un plaer retrobar-se 
amb Joaquim Chancho (Riudoms, 
1943) i anar seguint la seva activitat. 
Home de mirada aguda i lleu somriure, 
expressió pausada i reflexiva, 
d’aparença fràgil i discurs sòlid. 
Camina sense fer soroll, però el seu 
pas per l’art contemporani català deix 
un rastre que serà molt complicat 
Autoretrat de Joaquim Chancho. 
Foto: Anton Marc Caparó Pujol. «Home de mirada 
aguda i lleu 
somriure, expressió 
pausada i reflexiva, 
d’aparença fràgil i 
discurs sòlid»
Anton Marc Caparó Pujol
i el seu contingut serien impossibles 
en una galeria. Ha sigut un gran repte, 
sempre condicionat per la tècnica, pels 
materials, sempre hi ha alguna cosa 
entre tu i el que estàs fent. Un treball 
de quatre anys, lent, laboriós... una 
etapa més dins d’una progressió».
«El títol és de la Rosa Queralt –autora 
de part dels textos del catàleg–, jo tenia 
títols més biogràfics, però la Rosa va 
proposar-lo i em va semblar molt bé, 
és un títol que fa referència que has 
de començar una cosa i seguir-la. Una 
progressió. No és un títol descriptiu, 
sinó que és una interpel·lació, una 
proposta i una invitació».
«Les coses van sortint a mesura 
que les vas fent, llavors les acceptes o 
no. Contínuament vas rebent estímuls i 
has de filtrar. No hi ha un fil conductor 
quan estàs treballant, has de ressituar, 
ressituar... i llavors decideixes. No és una 
línia recta: a vegades vas enrere, envant, 
cap al costat... la dificultat no està a fer 
coses sinó a fer les coses que tinguin a 
veure amb tu. Pintar és molt fàcil, el que 
és difícil és articular un llenguatge que 
reflecteixi el teu pensament, que camini 
d’una forma paral·lela».
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Perfil de l’artista riudomenc a la seva última exposi-
ció, “Dibuixa una línia i segueix-la”, al Centre d’Art 
Tecla Sala de l’Hospitalet de Llobregat. 
Foto: Anton Marc Caparó Pujol.
La memòria del color
«Els colors d’aquesta exposició 
són més densos, foscos. Verds, 
vermells, violacis i negres. Enfosquits, 
en contraposició als colors més 
lluminosos d’altres etapes. Games 
intenses de color que es van repetint. 
En el meu cas, el color no és buscat, 
va apareixent. Jo parlo de la memòria 
del color, de sobte apareix, més que la 
imatge, el color; veus que s’identifica 
amb el que estàs fent i llavors 
l’acceptes. El color és en la memòria, 
ha anat seguint així amb el temps, però 
no d’una manera proustiana, no per 
rememorar el que has viscut, sinó per 
ressituar-ho. No per recuperar el temps 
perdut sinó per articular-ho amb el que 
estàs fent».
«La paret de l’entrada és verda, 
d’altres coses que no de la dificultat 
tècnica, dificultat que hi és; a la que 
agafes una distància la línia assoleix 
un corpus i les irregularitats són les 
habituals, la dificultat tècnica forma 
part del procés».
«He treballat sobre diversos tipus 
de paper, i estan penjats a la paret amb 
un sistema d’agulles, que li dóna una 
aparença de fragilitat. El paper no és 
completament pla i crea una sensació 
de moviment. A vegades dic que la 
tela és a la mesura del cos i el seu 
moviment, i el paper és a la mesura 
de la mà, on controles més el procés. 
Treballo sobre la taula, normalment. 
En tela, hi ha formats de 3x10 metres, 
en paper no; ajunto papers per 
guanyar dimensió, i la mà és present 
en la mesura del paper. Intento 
mantenir la norma; en part, però, no hi 
ha normes, quan et sembla l’alteres... i 
més si és teva. Quan et pots contradir 
a tu mateix és quan avances».
«Al catàleg explico una anècdota 
sobre un tipus de paper que he fet 
servir. Són papers portats de Suzhou, 
prop de Xangai, on vaig fer unes 
conferències. Dues alumnes de la 
Universitat d’Art de Suzhou em van 
portar a fer una ruta per la zona, i 
vam trobar una dona al carrer que 
venia uns papers d’un daurat apagat. 
Cadascuna de les dues alumnes em 
va donar una explicació diferent: per 
una, eren papers per cremar en rituals 
dedicats als difunts. Per l’altra, era 
paper higiènic. L’àmbit 7 porta el nom 
d’elles, Yu li-na i Shi rong-hua, i hi ha 
els 156 papers que vaig comprar a la 
dona, de 16x20 cm cada un».
Joaquim Chancho el 24 de maig de 2014 durant l’entrevista per a Lo Floc. 
Foto: Anton Marc Caparó Pujol.
com a pròleg. Dins d’aquesta nova 
etapa, el que em situa una mica en un 
nou territori és tot aquest homenatge 
a Monet –àmbits 4 i 6–, encara hi és 
present la geometria, quant a ordre o 
distribució dels petits cartrons sobre 
la paret, però en la següent peça 
torna a recuperar una dicció més 
expressiva, no tant geometritzada 
com fins ara. És una porta oberta a 
nous reptes, nous horitzons».
Guaix sobre paper
«Treballo amb guaix, amb un 
pinzellet vaig fent les línies. Traçar 
la línia a pols és com un músic que 
toca un instrument de corda, que ja 
no mira on posa la mà, és el gest i la 
força que li dóna més que no pensar 
on l’ha de posar. Estàs pendent 
Una llum indefinida
«Espero les mitges tardes d’hivern 
per confondre llum i ombra, silenci 
i penombra. No saber si és matí o 
tarda. Aquí hem ideat una il·luminació 
indirecta, buscant aquest efecte. La 
llum és un element més. Especialment 
a l’àmbit 5 –Sense títol– on els dibuixos 
són fets directament a la paret, com 
en un fris, que tu vas llegint, amb 
un començament i un final. Són 
«Pintar és molt 
fàcil, el que és 
difícil és articular 
un llenguatge que 




estructures geomètriques que es van 
entrecreuant. Quan acabi l’exposició, 
desapareixeran. Ho he fet altres 
vegades –hi ha un vídeo a Youtube on 
Chancho pinta directament sobre la 
paret, al Museu de pintura de Sant Pol 
de Mar– m’interessa aquesta proposta 
en què les coses són efímeres. Aquí 
volia fer un espai molt contemplatiu, 
i la llum indefinida apagant part 
dels fluorescents per crear aquesta 
atmosfera és una part més».
La Maestà II
«Cada àmbit és una proposta 
diferent. Hi ha una progressió, una 
seqüència. Les triangulacions, les 
estrelles, les lletres de l’alfabet, 
buscant crear dimensions més obertes 
o tancades. Muntatges complexos i 
de gran magnitud, i, per compensar, 
dibuixos mínims, molt petits, en paper 
tipus Japó, molt absorbent, com un 
secant; xucla la pintura. L’àmbit 13 és 
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una proposta diferent a la resta: és 
obra digital, feta amb ordinador: un 
homenatge a Duccio di Buonasegna 
i la seva Maestà (un retaule del 
segle XIV sobre la Mare de Déu, a 
Siena. En una cara sencera hi surt 
entronitzada, i en l’altra cara, quaranta 
panells quadrats expliquen la vida de 
Crist, com en un mosaic). La meva 
Maestà són quaranta peces d’estrelles 
sobreposades, amb uns vermells molt 
densos. Cal tenir presents els autors 
que han estat importants i que han 
tingut una significació per a tu. Aquí 
les estrelles han anat derivant a altres 
formes, es van esborrant i van creant 
unes formes que ja no les identifiques 
amb les estrelles del principi. Sempre 
una cosa et porta a l’altra». 
Imatge, música, paraules, silenci
El catàleg de l’exposició de 
Joaquim Chancho, a part de ser una 
veritable meravella, és un àmbit més 
de la mostra. Una capsa en forma 
de llibre que s’obre i conté un llibret 
–amb textos de Rosa Queralt i del 
mateix Chancho–, i a part conté disset 
fulls solts i desplegables de paper 
que reprodueixen amb gran qualitat 
els disset àmbits de l’exposició. I 
un devedé amb imatges de l’autor 
immers en el seu procés creatiu. 
En l’audiovisual, la música que el 
complementa amaga una sorpresa: 17 
cançons per a un pensament. Música 
per a Joaquim Chancho, de Claudia 
Schneider, 2014:
«Estàvem preparant el vídeo amb 
en Carlos Vellilla, parlant de música. 
Volia que comencés amb Mompou, 
amb Música callada per iniciar. És 
molt pausada, molt lenta. Les trames 
Rosés, Joan Bufill, Teresa Blanch, 
Rosa Queralt...– i s’utilitzen paraules 
com dicció, ritme, cadència, pulsió, 
preludi... són termes que tenen unes 
relacions amb altres disciplines i que 
es poden complementar. Les paraules 
són importants perquè signifiquen 
allò que estàs fent, no són gratuïtes. 
Jo parlo de mapa mental, que és 
quan mentalment no estàs focalitzant 
i intentes veure el conjunt. El mapa 
és tot, és el que et serveix de guia. La 
paraula mapa ara es fa servir molt, i 
composició ja no, ni en pintura ni en 
música. La majoria d’artistes actuals 
ja no pensen en composició; el nom 
és important perquè mentalment 
significa una cosa diferent. Per tant, 
la manera d’entendre-ho també ha de 
ser diferent. Mapa i composició són 
completament diferents, per significat 
i per època. El Renaixement fou una 
època brillant per la composició, amb 
les seves regles internes que feien 
que les coses aguantessin de forma 
correcta».
«Abans hi havia un concepte 
molt clar, el fons/figura; això ha 
desaparegut completament. No ho 
critico, perquè cadascú fa el que li 
sembla. Però calen noves visions, nous 
conceptes... és la manera d’avançar. Si 
no remenes constantment, si no poses 
en entredit el que ja és establert, si no 
qüestiones... això es pot convertir en 
una activitat purament mecànica». 
Aniversari, un autoretrat 
Conversant amb Joaquim Chancho, 
hem arribat a l’últim àmbit de 
l’exposició; el dissetè. Allí ens espera el 
seu autoretrat:  
«Són setanta-un números u. Per 
El pintor riudomenc amb el seu autoretrat al darrere. 
Foto: Anton Marc Caparó Pujol.
de Mompou són similars a les meves 
trames. Hi havia els drets d’autor, però 
la Fundació Mompou ha col·laborat 
i els estem molt agraïts. I pel final 
també volíem acabar amb una cosa 
diferent que hi estigués relacionada, 
que es complementés bé amb 
Mompou. Llavors en Carlos coneixia 
aquesta noia, la Claudia Schneider, 
que havia col·laborat amb en Carlos 
Santos, i va venir a veure l’exposició, 
just instal·lada, sense saber res de 
mi ni de la meva obra. Es va posar 
a improvisar. Ella es posava a cada 
àmbit i anava cantant davant de cada 
peça. El resultat és molt maco».
«Cal silenci per sentir la pintura. 
En aquest cas, la pintura ha creat 
música. Aquí a l’exposició es pot veure 
el vídeo al final del recorregut, però 
només es pot escoltar amb auriculars, 
sense que el so interfereixi en el silenci 
que vull que hi hagi en els àmbits. La 
meva pintura sovint ha estat llegida 
en termes musicals –Assumpta 
casualitat em va caure a les mans una 
revista que parlava de les cent millors 
tipografies, i aquestes són les primeres 
setanta-una tipografies de les cent. Hi 
ha un perquè, cada cop més important 
en el treball artístic, en què tot és 
conseqüència d’alguna cosa. Aquí són 
números arbitraris, no estan posats en 
ordre: és una progressió, com la dels 
anys de la meva vida. Per això és un 
autoretrat. No deix de ser la vida d’un 
mateix posada sobre la paret... cada 
xifra és un any de la meva vida».
«Calen noves visions, 
nous conceptes... és 
la manera d’avançar. 
Si no remenes 
constantment, si no 
poses en entredit el 
que ja és establert, 
si no qüestiones... 
això es pot convertir 
en una activitat 
purament mecànica»
«Mai havia pensat fer un autoretrat. 
En una visita a Montserrat em va 
sorprendre un jardí privat que tenen 
els monjos. Cada vegada que es mor 
un monjo, posen una pedra amb el 
seu nom en un mur. El mur es va 
construint amb les pedres dels monjos 
que van morint, amb els seus noms. 
Sobreposant-se. Això a vegades et 
ve com un flaix, i vaig idear aquest 
autoretrat, sobreposant números u. 
És un final que trenca aquests ritmes 
de les quadrícules. Quan estava a 
la facultat, a vegades feia servir el 
concepte de la llavor com algo molt petit 
que és germen d’un arbre que t’hi pots 
posar a sota. Aquesta llavor és el que 
genera l’arbre. El creixement. No et pots 
posar sota una llavor, però sí sota un 
arbre. Cal créixer».
«I aquests quatre anys acaben aquí. 
Continuo treballant en altres coses. Aquest 
estiu suposo que sortirà alguna cosa. Aviat 
marxem cap al Pla, ja fa bon temps. Alguna 
cosa passarà. Això és una línia que vas 
fent, i que cal anar seguint, seguint...» 
